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INTRODUCCION 
 
Es evidente que hoy en día adquiere una importancia singular la 
visualización de imágenes y también la forma en cómo éstas 
voluntariamente o no impactan nuestra retina, lo cual supone por parte 
del espectador, poseer unos criterios interpretativos muchas veces 
ausentes. Se propone en este estudio dar a conocer unas pautas de 
lectura que si bien nos han sido facilitados por el análisis de la 
tradición que nos precede, nos sirven de punto de partida para 
reflexionar sobre la obra de arte (pintura) contemporánea tanto desde 
el punto de vista estético, como desde la técnica que ha mediado una 
determinada obra. Ello nos acerca al estudio de la propia 
representación pictórica: Materiales, soportes, formas de hacer que 
han dado lugar a un lenguaje artístico que se identifica con la 
contemporaneidad. Por otra parte es nuestro objetivo, acercarnos al 
estudio de la actitud que llevó al artista a tal representación, 
motivación que  crea al fin y al cabo la lectura de características 
estéticas distintas y que nos permite  interpretar la obra de arte desde 
distintos flancos. 
 
Para ello proponemos la  lectura de fragmentos de textos ya sean 
escritos de la mano de los propios artistas, como también de críticos 
que han reflexionado sobre la pintura  en distintos momentos 
históricos. Desde los impresionistas hasta nuestros dias, la forma de 
ver la realidad ha dado lugar a formas distintas de actuación por parte 
de los artistas y también a representaciones pictóricas distantes entre 
ellas. Actitudes que dieron lugar a sucesivos cambios en las 
vanguardias de principios de s. XX y también provocaron en el 
espectador la adopción de lecturas frente a la obra de arte ciertamente  
desconcertantes, pero no obstante ello, nacieron valores estéticos que 
acompañan las coordenadas espacio-temporales, que sin duda alguna 
han marcado el paso de la modernidad a la posmodernidad.  
  
A continuación se describe una breve síntesis de la bibliografía 
escogida y el porqué en cada caso. Resumen de textos escogidos que 
dibujan un mapa de conceptos presentes en la mayoría de obras 
pictóricas. Desde los elementos que como la forma y el tratamiento 
del color constituyen el lenguaje básico de las obras de las primeras 
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vanguardias, hasta el análisis de conceptos presentes en la pintura 
actual como son el espacio, la crítica social, la ironía o la provocación. 
  
 
Fragmentos de bibliografía escogida: 
 
Zola, É. “L’Écran”. (carta a A. Valabregue, 18 de agosto de 1864 de 
É. Zola Correspondance). Paris-Montreal:  Ed. B. H. Bakker, 1979, 
vol. I, num. 88.  
 
Doran, M. “Sobre Cézanne. Conversaciones y testimonios”. 
Barcelona: Ed. Gustavo Gili, 1980. pp. 62-65. 
 
Van Gogh, Vincent. “Cartas a Theo”. Barcelona: Editorial Labor, S. 
A., 1987. p. 153  
 
Kahnweiler, D. H. “Juan Gris. Vida obras y escritos”. Barcelona: 
Quaderns Crema, 1995. pp. 193-211. 
 
Partimos en este estudio de una carta de Emile Zola dirigiéndose a los 
pintores impresionistas, el critíco y poeta francés habla de “ventanas 
abiertas a la creación” para referirse a formas de ver de caracter 
subjetivo,  de todos es sabido la importancia que tuvieron en el s. XIX, 
los estudios sobre la percepción, avances en el campo científico y 
óptico que determinaron un interés creciente a los artistas de la época 
dando como consecuencia, formas de representación pictórica no 
solamente distintas a la tradición, sino que además el factor personal 
tomaba el relevo a criterios de caracter imperativo, circunstancias que 
proporcionaron a los artistas un rango hasta entonces impensable. 
Estudios personales sobre el binomio forma-color que hemos 
heredado de la mano de Paul Cézanne, Juan Gris o el mismo Vincent 
Van Gogh.  
 
 
Rubio, Oliva María. “La mirada interior”. Madrid: Editorial Tecnos 
S. A., 1994. pp. 64-75. 
 
Una propuesta de caracter totalment opuesto es la que nos describe 
Oliva Maria Rubio, En su libro, “La mirada interior”, habla 
precisamente de aquellos artistas para quienes, no importa 
precisamente ver la realidad exterior sino que se sumergen en el 
mundo de los sueños y por tanto en otras realidades que en la historia 
 5
del arte conocemos con los nombres de corrientes surrealista y 
metafísica. 
 
 
Schlemmer, Oskar. “Escritos sobre arte: Pintura, teatro, danza 
cartas y diarios”. Barcelona, Buenos Aires, México: Ediciones 
Paidós, 1987. p. 13-14-24.  
 
Oskar Schlemmer recoge en sus diarios (1913-1940) escritos sobre 
pintura, teatro y danza  Intersección de disciplinas que dió lugar a la 
obra de arte total y como tal afecta a todos los campos sensoriales 
tanto del artista como del espectador. Obra que hoy en dia llamamos 
interdisciplinar y que pone de relieve la importancia de la técnica 
conjuntamente con el desarrollo conceptual de la idea primigenia. 
 
Catálogo de exposición. “Zoran Music. De Dachau a Venecia”. 
Barcelona: Caixa de Catalunya, 2008.  pp. 49-55. 
 
García Lorca, Federico. “Impresiones y paisajes”. Madrid: Ediciones 
Cátedra, S.A. p. 63. 
 
Los escritos que nos llegan de la mano de Zoran Music y del poeta 
español Federico García Lorca, proponen descripciones que hablan de 
aquello que la memoria almacena a modo de recuerdo, artistas para 
quienes la conciencia del que observa es tan importante como su 
representación con lo cual la subjetividad del artista es determinante, 
si bien podemos preguntarnos cual ha sido el proceso de 
almacenamiento y como el recuerdo tansforma o modifica aquello 
visualmente percibido.  
 
 
Green Christopher, Kramer Milton. “Joan Miró i la mort de la 
pintura“. Barcelona: Barcanova, 1991. p. 32. 
 
 
Paradójicamente el catalán Joan Miró habla de la muerte de la pintura 
empleando el más puro de los lenguajes pictóricos  referido en esta 
ocasión, al origen que dio lugar a la pintura llamada primitiva o 
rupestre y que por otra parte encontramos presenta en muchos pintores 
tanto modernos como contemporáneos. 
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Chillida, Eduardo. “Escritos”. Madrid: Ediciones La Fábrica, 2005.  
p.15-46. 
  
El español Eduardo Chillida nos habla de un arte que habita el 
territorio de la duda, que como el mismo autor escribe, no orienta sino 
que desorienta, de ahí la importancia del proceso de trabajo y de la 
experimentación. 
 
 
Bernárdez Sanchís, Carmen. “Joseph Beuys”. San Sebastián: 
Editorial Nerea, S. A., 1999. p. 31. 
 
Tàpies, Antoni. “Memoria personal”. Barcelona: Empúries/Fundació 
Antoni Tàpies, 1993. p. 185-188. 
 
Bachelard., Gaston. “El agua y los sueños. Ensayo sobre la 
imaginación de la materia”. México: Fondo de Cultura Económica, 
1998.  p. 352. 
 
Es propio de la escena artística contemporánea considerar el lenguaje 
del material así como el soporte elegido, con el mismo nivel de 
importancia que tuvieron el tratamiento de la forma y el color con 
anterioridad. Materiales extrapictóricos que sucedieron a los primeros 
“collages”, comportamiento que en el contexto que nos ocupa 
describen, Joseph Beuys, Antoni Tapies y Gaston Bachelard. 
 
De Diego, Estrella. “Tristísimo Warhol. Cadillacs, piscinas y otros 
síndromes modernos”.  Madrid: Ediciones Siruela, 1999. p. 59. 
 
Estrella de Diego, nos habla de una pintura que describe actitudes, 
estados o situaciones ante las cuales, más que una lectura objetiva o 
no del artista acerca de la realidad que le envuelve, el observador se ve 
suspendido en un tiempo impreciso, tiempo  de espera o de tránsito. 
Actitudes que caracterizan al menos en parte la pintura de nuestro 
siglo.   
 
Hamilton, R. ”Collected Words, 1953-1982”. London, Thames and 
Hudson, 1982. p. 65. 
 
Richard Hamilton cuestiona la importancia de los productos de 
consumo hasta convertirlos en obras de arte, a la vez que plantea 
como se imponen en nuestra sociedad valores como la banalidad, la 
comodidad, lo barato, lo fácil y además rápido. 
 7
 
Arthur C. Danto. ”El abuso de la belleza. La estética y el concepto 
del arte”. Barcelona: Ediciones Paidos ibérica, S. A., 2005. p. 159-
160. 
 
Arthur C. Danto, plantea cual es la belleza que admiramos hoy en día 
en una obra de arte, propuesta que el mismo situa no tanto en la obra 
en sí, como en la forma de ver del espectador. 
 
Hockney, David. “Así lo veo Yo”. Madrid: Ediciones Siruela, 1994. 
pp. 89-95. 
 
Catálogo de exposición. “Gerhard Richter”. Madrid: Centro de Arte 
Reina Sofía, 1994. pp. 17-36. 
 
 
Y para finalizar, hemos escogido textos de David Hockney y Gerhard 
Richter, dos artistas que emplean para la realización de su obra la 
fotografia como medio que extrapola las cualidades propias del ojo 
humano, técnica que juntamente con la electrónica estan cambiando el 
espacio representacional de la pintura del s. XXI en tanto la velocidad 
y la instantánea, forman parte de la representación pictórica (acto 
artístico). 
 
Se ha seguido para la exposición de los textos un orden 
aproximadamente cronológico.  
Como hemos avanzado en páginas anteriories, uno de los objetivos de 
nuestro trabajo delante de la escena del arte contemporáneo, es 
desarrollar el sentido crítico del alumno tanto como el de 
proporcionarle unas herramientas que sean pautas para la lectura de 
las obras de arte, pintura en este caso en particular, tanto de la 
tradición como de la contemporaneidad. Competencia que además de 
profundizar en el conocimiento de los elementos que componen el 
lenguaje pictórico, supone la adquisición de capacidades críticas hacia 
la propia obra, así como la necesaria elaboración de un discurso 
artístico personal.  
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Descripción de textos e imágenes relacionadas con los mismos. 
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                                           Emile Zola 
 
 
 
Zola, É. “L’Écran”. (carta a A. Valabregue, 18 de agosto de 1864 de 
É. Zola Correspondance). Paris-Montreal:  Ed. B. H. Bakker, 1979, 
vol. I, num. 88.  
 
 
 
Cualquier obra de arte es como una ventana abierta a la creación; 
existe en el encuadre de la ventana una especie de pantalla 
transparente, a través de la cual se perciben los objetos más o menos 
deformados, sufriendo cambios más o menos sensibles en sus líneas y 
en su color. Estos cambios corresponden a la naturaleza de la pantalla. 
No se tiene la creación exacta y real, sino la creación modificada por 
el medio a través del cual pasa la imagen. Vemos la creación en una 
obra a través de un hombre, un temperamento, una personalidad. La 
imagen que se produce sobre esta pantalla de nueva especie es la 
representación de las cosas y de las personas situadas más allá, y esta 
reproducción no puede ser fiel, pues cambia cada vez que una nueva 
pantalla viene a interponerse entre nuestro  ojo y la creación………es 
seguramente difícil de caracterizar una pantalla que tiene como 
cualidad principal la de no existir apenas; sin embargo creo estar en lo 
cierto al decir que un fino polvo gris turba su limpidez, todo objeto, al 
atravesar este medio, pierde su brillo o, mejor, se ennegrece 
ligeramente 
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                 Robert Delaunay. “Fenetre ouvertes simultanement” (1912).  
                                          Oleo s/lienzo 57 x 123 cm. 
 
 
 
 
 
                           
 
 
Robert Delaunay. “La fenetre sur la ville” (1910/14). Oleo s/lienzo 56 x 46 cm. 
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M. Doran 
 
 
 
 
Doran, M. “Sobre Cézanne. Conversaciones y testimonios”. 
Barcelona: Ed. Gustavo Gili, 1980. pp. 62-65. 
 
  
“La que ante todo necesita un pintor, según Cézanne, es una óptica 
personal, y dicha óptica sólo puede obtenerse en un contacto 
obstinado de la visión del universo.  
Naturalmente, hay que haber frecuentado el Louvre, los museos, con 
objeto de advertir la elevación de la Naturaleza hasta el arte. “El 
Louvre es un buen libro de consulta, pero aun así no debe ser nada 
más que un intermediario. El estudio real y prodigioso que tenemos es 
la diversidad del cuadro de la naturaleza…… 
….Dos cosas tiene el pintor. Vista y cerebro, ambos deben ayudarse 
entre sí: hay que procurar que se desarrollen mutuamente; la vista a 
través de la visión al natural, el cerebro a través de la lógica de las 
sensaciones organizadas, que da los medios de expresión.”  
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                        P. Cézanne. “La montagne Sainte Victoire” (1904-1906) 
                                               Oleo s/ lienzo, 73,8 x 81,5 cm. 
 
 
 
 
 
                                   
 
                          P. Cézanne. “Femme ou Chapeau Vert” (1894-1895) 
                                                Oleo s/ lienzo, 104,8 x 83,2 cm. 
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Vincent Van Gogh 
 
 
Van Gogh, Vincent. “Cartas a Theo”. Barcelona: Editorial Labor, S. 
A., 1987. p. 153. 
 
 
 
 
¿Es que acaso Rembrandt y Hals no empleaban el negro? ¿Y 
Velázquez?  No solamente uno, sino veintisiete negros, te lo aseguro. 
Así, éste: “no es necesario emplear el negro” ¡vamos!... ¿te das cuenta 
de lo que esto quiere decir? Seriamente, ¡reflexiona!.....porque pienso 
que podrías aún llegar a esta comprobación, que no puedo encontrar 
más verosímil; que has aprendido y comprendido mal la cuestión de 
los tonos, o más bien que la has aprendido y comprendido de una 
manera imprecisa. A tantos les pasa lo mismo, la mayoría son así. 
Pero gracias a Delacroix y a otros de su época acabarás por 
comprender. Dime, ¿has observado que mis estudios que tienen 
fondos negros, están compuestos todos en una tonalidad muy baja? Y 
que allí donde fijo mis estudios más bajo que la naturaleza ¿has visto 
que no solamente mis obras sino también mis luces se vuelven 
proporcionalmente más oscuras y que a pesar de todo mantengo la 
relación de los tonos? 
Mis estudios no tienen para mí otra razón de ser que una especie de 
gimnasia para subir y descender en los tonos; así pues, no olvides que 
he pintado mi musgo blanco o gris con un color de barro, y que a 
pesar de todo, en el estudio, da claridad.”  
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                   Vincent Van Gogh. “La cosecha” (1888). Oleo s/ tela, 73 x 92 cm. 
 
 
 
                                   
                               
 
                         Paul klee. “Sonido antiguo abstracto en negro” (1925).  
                                         Oleo s/ cartolina, 38,1 x 8,1 cm. 
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Kahnweiler, D. H 
 
 
Kahnweiler, D. H. “Juan Gris. Vida obras y escritos”. Barcelona: 
Quaderns Crema, 1995. pp. 193-211. 
 
 
 
 
“Los contemporáneos, sin profundizar, debieron establecer una 
relación entre el alusionismo de Mallarmé y el impresionismo. Hay 
por lo menos una cierta similitud entre Mallarmé y los impresionistas. 
Hela aquí: en la obra de Mallarmé, desconfianza hacia las palabras; en 
la obra de Monet y sus amigos, recelo hacia las formas terminadas, lo 
que no deja de revelarnos una necesidad de liberación común.  
Los impresionistas trataban, ingenuamente, de pintar lo que veían. La 
humilde y soberbia paciencia de Mallarmé procuraba fijar, en un arte 
de una dura pureza, sólo su sensación, dejando al lector el cuidado de 
recrear en su imaginación el objeto que había provocado la emoción 
del poeta.” 
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                  Juan Gris. “Guitarra ante el mar” (1925). Oleo s/ tela, 53 x 64 cm. 
 
 
 
 
                                
 
                        Juan Gris. “El Sifón” (1925). Oleo s/ tela, 81 x 65 cm. 
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Oliva María Rubio 
 
 
Rubio, Oliva María. “La mirada interior”. Madrid: Editorial Tecnos 
S. A., 1994. pp. 64-75. 
 
 
“Lo que oigo no vale nada. No hay más que lo que mis ojos ven 
cuando están abiertos y más aún cuando están cerrados, que orienta la 
mirada hacia lo todavía no visible, hacia la interioridad, y no hacia lo 
visible, la exterioridad. En este sentido, los surrealistas son 
continuadores de la herencia romántica: “Cierra tu ojo corporal, para 
que veas primero tu pintura con el ojo del espíritu escribía C. D. 
Friederich en 1830. Entonces deja salir a la luz lo que viste en la 
oscuridad, para que pueda ejercer su efecto sobre los otros, del 
exterior al interior.” 
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       Giorgio de Chirico. “Muebles en el Valle” (1973). Oleo s/ tela, 100 x 81 cm. 
 
 
 
 
                                         
 
              William Baziotes. ”Sin título” (1934-36). Acuarela s/ papel, 30 x 22 cm. 
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Federico García Lorca 
 
 
 
García Lorca, Federico. “Impresiones y paisajes”. Madrid: Ediciones 
Cátedra, S.A., 1994. p. 63. 
 
 
 
 
“En estas caminatas sentimentales y llenas de unción por la España de 
los guerreros, el alma y los sentidos gozan de todo y se embriagan en 
emociones nuevas que únicamente se aprenden aquí, para que cuando 
terminen dejen la maravillosa gama de los recuerdos… Porque los 
recuerdos de viaje son una vuelta a viajar, pero ya con más melancolía 
y dándose cuenta más intensamente de los encantos de las cosas…. Al 
recordar, nos envolvemos de una luz suave  y triste, y nos elevamos 
con el pensamiento por encima de todo….” 
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                         Benjamín Palencia. “La era” (1973) Oleo s/ lienzo, 65 x 81 cm.  
 
 
 
 
 
                         
 
                             Max Ernst. “The Word” (1927) Oleo s/ tela, 60 x 81 cm.  
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Oskar Schlemmer 
 
 
Schlemmer, Oskar. “Escritos sobre arte: Pintura, teatro, danza 
cartas y diarios”. Barcelona, Buenos Aire, México: Ediciones Paidós, 
1987. p. 13-14-24.  
 
 
“El concepto de idea, es lo que dicta la realización, acompaña la 
mano. Cuanto mayor es la definición de la idea, tanto mayor será su 
simplicidad y su grandeza. Ser simple, no menesteroso. Creo en el 
mundo de lo visible. Creo en el estilo pictórico, es decir, en la 
abstracción lograda por el trato con la naturaleza. “Quien puede 
extraer de la naturaleza, la posee” (Durero).  Estudiar la naturaleza, 
asumirla en su totalidad y luego reflejar el propio rostro interior…..  
El mayor esfuerzo de un artista es la maduración de una idea. No se 
anticipan a ella de forma precipitada, sino que pueden esperar el grado 
de su culminación. Debemos llevar, por lo tanto, la idea junto al 
corazón, como una mujer encinta, y fomentarla con una vida 
minuciosa.”  
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Oskar Schlemmer. ”Abstract figure facing left” (1921-23). Tinta s/ papel, 32,8 x 
25,1 cm. 
 
 
                                      
 
               Oskar Schlemmer. ” Dancer” (1922). Tinta s/ papel, 60,5 x 39,6 cm. 
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Kramer Milton,  Green Christopher 
 
 
 
 
Green Christopher, Kramer Milton. “Joan Miró i la mort de la 
pintura“. Barcelona: Barcanova, 1991. p. 32. 
 
 
 
“Sovint s’ha assenyalat que els signes del primer surrealismo de Miró 
deuen molt als prototips primitius, especialment a la pintura rupestre, 
a la prehistória, i em sembla que la suggeridora cal.ligrafia il.legible 
de les seves pintures sobre paper Ingres s’haurien de veure en el 
context del comprimís surrealista amb el primitivismo. Aquesta 
cal.ligrafia és el corol.lari de les nocions de l’art prehistòric  i dels 
orígens mateixos de l’art.”  
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          Henri  Michaux. “Sin título” (1961). Tinta s/ papel, 74,6 x 109,9 cm. 
 
 
 
                             
 
                    Joan Miró. “Retrato IV” (1938). Oleo s/ tela, 130 x 97 cm.  
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Zoran Music 
 
 
Catálogo de exposición. “Zoran Music. De Dachau a Venecia”. 
Barcelona: Caixa de Catalunya, 2008.  pp. 49-55. 
 
 
 
 
“A menudo estás allí durante horas, y no te atreves a empezar…. 
Porque tienes una idea, pero entonces estás casi seguro, casi 
convencido, de que te equivocas, de que empiezas algo que no saldrá 
bien. Siempre es el comienzo lo que es difícil. Después…., aquello 
puede evolucionar de una forma o de otra…, puedes dejarlo correr, 
puedes continuar…. 
Yo mismo quisiera explicarme el procedimiento, pero… no hay nada 
que explicar. No lo sé… Yo mismo no sé… por qué una tela sale bien 
y otra no, y por qué no avanza. Por qué una tela con nada…, si te la 
miras de cerca no hay absolutamente nada, en cambio resulta que es 
una tela bien resuelta. No hay materia, ni colores, no hay nada, si la 
miramos bien…., pero aun así…. 
Ahí está el misterio…., justo ahí. No se puede explicar por qué, qué es 
el arte…. Dentro de nada, con nada, todo está ahí.” 
 
 
 
 
 
 
 
 
 
 
 
 
 
 
 
 26
                         
 
                              Zoran Music. “Nosotros no somos los últimos” (1970).  
                                                  Oleo s/ tela, 65 x 81 cm. 
          
 
 
 
                             
 
                          Sergi Aguilar. “Fixed” (2002). Oleo s/ carton, 60 x 100 cm. 
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David Hockney 
 
     Hockney, David. “Así lo veo Yo”. Madrid: Ediciones Siruela, 
1994. pp 89-95. 
 
 
 
  
 
 
“Hoy en día la gente no suele dibujar. Utiliza la cámara fotográfica y 
tengo la sensación de que con ello no consigue expresar 
verdaderamente aquello que ve, aquello que le produce placer, ni 
cómo ese placer le conduce a hacer algo, a compartir su experiencia, a 
hacer que esa experiencia cobre vida para los demás. Si no se enseña a 
la gente los rudimentos necesarios para dibujar, el dibujo acabará 
desapareciendo. Y lo que nos quedará entonces será un ideal 
fotográfico en el que creemos demasiado.  
De ahí mi breve alegato en defensa del mantenimiento del arte de la 
pintura. Cuando digo “mantenimiento” me refiero a que ciertos 
fundamentos del arte de la pintura deberían ser conocidos por todo el 
mundo, o al menos por todas las personas con un cierto grado de 
cultura.”  
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         David Hockney. “Nichols Canyon” (1980). Acrílico s/ tela, 213 x 152 cm. 
 
 
 
 
                                  
 
                           David Hockney. “Model with unfinished protrait”(1977).  
                                             Acrílico s/ tela, 152 x 152 cm. 
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Gerhard Richter 
 
 
 
Catálogo de exposición. “Gerhard Richter”. Madrid: Centro de Arte 
Reina Sofía, 1994. pp. 17-36. 
 
 
 
“Esencialmente, el arte siempre está relacionado con la necesidad, la 
duda y la impotencia; frecuentemente desconsideramos esta relación 
cuando aislamos estéticamente la parte formal” 
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       Gerhard Richter. “Sin título” (1985).  Acuarela y oleo s/ papel, 25 x 17 cm.   
 
              
 
 
                                                    
         
Dario Villalba. “Polípotico de cuatro imágenes” (1993). Oleo s/ emulsión 
fotográfica y tela, 250 x 200 cm. 
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Eduardo Chillida 
 
 
Chillida, Eduardo. “Escritos”. Madrid: Ediciones La Fábrica, 2005.  
p.15-46.   
 
 
 
 
“Al alba conocí la obra/  puede ser de mil maneras/ pero sólo de una./ 
Su lugar entre la percepción/ y la libertad./ Su camino por identificar/ 
su motivo, necesidad./ Su fin diverso.” p. 15 
 
 “Lo que se hacer es seguro que ya lo he hecho, de ahí que tengo que 
hacer siempre lo que no sé hacer.”  p.19. 
 
“Con nobleza como la mar, no con malicia, esfuerzo constante sin 
aparente fin. ¿Para qué sus blancas y tremendas luchas? Así el arte, 
que no es refugio sino intemperie, no orienta. Quizás desorienta hacia 
delante.”   p. 25. 
 
“Para un técnico el conocer a priori es necesario. Su proceso se da en 
lo conocido. En el caso del arte, creo que todo es distinto. El artista 
trata de hacer lo que no sabe hacer en esa aventura. 
El deseo de experimentar, de conocer, me ha hecho llevar siempre una 
marcha discontinua. ¿No se deberá esto a que me interesa más la 
experimentación que la experiencia, así como prefiero el conocer al 
conocimiento”  p. 46.   
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            Pablo Palazuelo. “Transverse” (1993). Gouache s/ papel, 70 x 50 cm. 
 
 
 
 
                                   
 
                  Hans Hartung. “Composition R 40” (1963). Oleo s/ tela, 180 x 142 cm. 
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Pablo Palazuelo 
 
 
Catálogo de exposición. “Palazuelo. Proceso de Trabajo”. 
Barcelona: Museo d’Art Contemporani y Museo Guggenheim Bilbao, 
2007. p. 286.  
 
 
 
“Siento el espacio como un océano ilimitado de energía, matriz de 
todas las estructuras posibles, constituidas por las interacciones de la 
energía, que, de este modo, adopta nuevas formas perpetuamente. La 
física actual ha llegado a definir alguno de los modelos de aquellas 
estructuras o situaciones en que se encuentra la energía en 
determinados momentos previsibles. Desde la más remota antigüedad, 
los hombres hablaban ya de redes, tramas, lazos, es decir, de 
estructuras. Y lo hacían para tratar de comprender o describir el 
mundo en trance de formación.” 
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                                        Pablo Palazuelo. “ Pintura sobre vidrio”.  
                           Auditori de Barcelona, 19,20 x 14, 70 x 14,70 cm. 
 
 
 
               
 
                                Eduardo Chillida. Aguafuerte. 120 x 158 cm.  
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Carmen Bernárdez Sanchís 
 
 
 
 
Bernárdez Sanchos, Carmen. “Joseph Beuys”. San Sebastián: 
Editorial Nerea, S. A., 1999. p. 31. 
 
 
 
 
 
……..”En su consideración del “material” entra casi todo, pero 
principalmente sustancias que no han sido elegidas por su utilidad 
práctica y estética, por su belleza o por convención. No son materias 
”artísticas” ni cómodos, no poseen valor comercial, incluso están en 
las antípodas de lo que entendemos por “bello”, “limpio”, “claro”. 
Beuys decía que la única intervención verdaderamente importante del 
artista era la elección del material y del tamaño. Existe además una 
relación biográfica entre el autor y sus materias, y éstas no son nunca 
“neutras”, sino implicadas de una y otra manera en el proceso vital.”  
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                Robert Morris. “Sin título” (1969). Fieltro, 281 x 363 x 111 cm. 
. 
 
                                           
 
Robert Rauschenberg “Sin  título, Combine”(1963) Oleo, seda, tinta y plástico 
s/lienzo. 
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Gaston Bachelard 
 
 
 
Bachelard., Gaston. “El agua y los sueños. Ensayo sobre la 
imaginación de la materia”. México: Fondo de Cultura Económica, 
1998.  p. 352 
 
 
 
“La vista las nombra, pero la mano las conoce. Una alegría dinámica 
las maneja, las amasa, las aligera. Soñamos esas imágenes de la 
materia, sustancialmente, íntimamente, apartando las formas, las 
formas perecederas, las vanas imágenes, el devenir de las superficies. 
Tienen un peso y tienen una razón. 
 
Sin duda, obras hay en que las dos fuerzas imaginantes cooperan. 
Incluso es imposible separarlas por completo. El sueño más móvil, el 
más metamorfoseante, el que más por entero se entrega a las formas, 
conserva por lo menos un lastre, una densidad, una lentitud, una 
germinación. En cambio, toda obras poética que desciende al germen 
del ser lo bastante profundamente como para encontrar la sólida 
constancia y la hermosa monotonía de la materia, toda obra poética 
que extrae su fuerza de la acción vigilante de una causa sustancial 
debe florecer, adornarse. Tiene que acoger, para la seducción primera 
del lector, las exuberancias de la belleza formal.  
 
En razón de esa necesidad de seducir, la imaginación trabaja por lo 
general tendiendo hacia donde va la alegría -o al menos una alegría- 
en el sentido de las formas y de los colores, en el sentido de las 
variedades y de las metamorfosis, en el sentido de una perspectiva de 
la superficie. Abandona la profundidad, la intimidad sustancial, el 
volumen.” 
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                                     Jean Fautrier. ”Tète d’otage” ( 1944).  
                             Materiales varios y escayola s/ papel 93 x 14 cm. 
 
 
                                   
 
        Kurt Schwitters  “Sin título”(1928-30). Collage s/ papel, 17,5 x, 14cm.  
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Antoni Tàpies 
 
Tàpies, Antoni. “Memoria personal”. Barcelona: Empúries/Fundació 
Antoni Tàpies, 1993, p. 185-188. 
 
 
 
 
 
“La finalitat del quadre no era representar coses, no havia de descriure 
coses, com la pintura acadèmica, fins la impresionista i àdhuc, en part, 
la cubista, sinó que havia de ser una cosa, un objecte carregat 
d’energia mental que l’artista hi incorpora, una mena de càrrega 
elèctrica que, en ser tocada per l’espectador de sensibilitat adecuada, 
és a dir, de la seva mateixa ona, desencadena unes emocions 
determinades. A més d’això, altres aspectes van jugar segurament el 
seu paper. Així, l’afició a la música; potser algunes idees de Maurice 
Denis i de Gauguin especialment; també el descobriment de l’art 
abstracte. Jo  deia en sentit figurat que el valor de presència” havia de 
ser tan fort com el d’un talismà o el d’una ICONA que, només tocant-
los amb la mà o aplicant-hi el cos, fan sentir els seus efectes benèfics. 
En aquestes idees cal reconèixer també la influència de les arts 
màgiques, de l’art negre i oceànic.” 
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                             Antoni Tapies. ” Gris con dos formas” (1960).  
                                  Técnica mixta s/ lienzo, 89 x 116 cm.  
 
 
                       
 
Antoni Tapies. ”Paisaje en gris” (1956). Oleo y arena  s/ lienzo, 146 x 114 cm.  
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Estrella de Diego 
 
 
De Diego, Estrella. “Tristísimo Warhol. Cadillacs, piscinas y otros 
síndromes modernos”.  Madrid: Ediciones Siruela, 1999. p. 59. 
 
 
 
“Estas obras de Hockney son la perfecta descripción de la pereza, tal 
vez una de las más logradas en la historia de la pintura. Aunque bien 
podría tratarse de un sustantivo equivocado: más que de pereza se 
debería hablar de indolencia. Se podría incluso decir que toda la obra 
de Hockney realizada en ese periodo, su primera estancia californiana, 
es una visualización al tiempo vaga y contundente de la indolencia. El 
espacio de esa piscina parece el territorio de un dandy, de alguien que 
tiene mucho tiempo por delante y a quien preocupa poco cómo usarlo: 
no es necesario actuar, basta con permanecer. La vista queda atrapada 
sobre un punto que la sumerge inevitablemente, en un placer visual, 
ese placer de mirar que, en sus comentarios a Baudelarie, Benjamín 
asocia a la actividad en la cual celebra el flaneur su triunfo.” 
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Edward Hopper  “Rooms for tourists” (1945), Oleo s/ tela  30 x 40 inches. 
 
 
 
 
                 
   
 
 
 David Hockney “Retrato de un artista”. Acrílico s/ tela, 214 x 305 cm. 
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Richard Hamilton 
 
 
 
 
Hamilton, R. ”Collected Words, 1953-1982”. London, Thames and 
Hudson, 1982. p. 65. 
 
 
“Lo visualizado hasta cierta punto nos pertenece, cercano  a la 
sociedad de consumo, toma la apariencia de mercancía envasada, 
rasgos  de un arte fácil, no banal pero si como señalaron los artistas 
pop en su momento “Popular (diseñado para un público masivo) / 
transitorio (solución a corto plazo) prescindible (fácilmente olvidable) 
/ barato / producido en serie / joven (dirigido a la juventud) / divertido 
/ sexy / tramposo / lleno de glamour / un buen negocio”.  
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Tom Wesselman “Great American nude” (1963). Assemblage, oleo, acrílico y 
collage s/ tela, 213 x 271 x 102 cm. 
 
                     
                Jasper Johns “Flag” (1954). Encaustica s/ lienzo, 38,25 x 30 cm. 
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Arthur C. Danto 
 
 
 
 
Arthur C. Danto. ”El abuso de la belleza. La estética y el concepto 
del arte”. Barcelona: Ediciones Paidos ibérica, S. A., 2005. p. 159-
160. 
 
 
 
“Me parece interesante que empleara la expresión “excelencia 
artística” como sinónimo aproximado de “belleza”. Es crucial, sin 
embargo, distinguir entre la belleza estética y un sentido más amplio 
de la excelencia artística en que la belleza estética puede no tener 
importancia. Volvamos, una vez más, a la fundamental discusión de 
Roger Fry sobre la pintura postimpresinista que él mismo exhibió a 
principios del pasado siglo en Londres, y que los crticos juzgaron 
espantosa. Indiscutiblemente, Fry tenía razón al defender la excelencia 
artística de las obras, pero se equivocaba al decir que su belleza 
terminaría siendo descubierta cuando se llegaran a comprender los 
principios en que estaban basadas. Los críticos entraban en las 
exposiciones con una idea fija de cómo debía ser una pintura; lo que 
veían era tan disonante respecto a esa idea que apenas si podían 
considerarlo arte. La modernindad había cambiado el aspecto que iban 
a tener los cuadors. Oyendo a Fry, sin embargo, uno tiene la impresión 
de que una vez fueran comprendidos nos iban a parecer estéticamente 
bellos. Desde mi punto de vista, en cambio, importa reconocer que las 
obras nos pueden seguir pareciendo feas incluso después de haber 
descubierto su “excelencia artística”. El reconocimiento de la 
excelencia no debe implicar necesariamente una transformación en la 
percepción estética. Las obras no cambian ante nuestros ojos, como 
sapos volviéndose príncipes. Ése es mi argumento frente a obras 
modernas com  Mujer con sombrero y Desnudo azul de Matisse. Lo 
feo no se convierte en bello simplemente porque el arte feo sea bueno. 
En mi opnión, la excelencia artística está relacionada con lo que se 
supone que debe hacer el arte, con el efecto que aspira a producir. Las 
obras de la Bienal 1993 querían cambiar el modo en que pensamos y 
actuamos frente a las injusticias. Una obra feminista no aspira a 
granjearse nuestra admiración, sino a forzar un cambio en la manera 
de ver y tratar a las mujeres en nuestra sociedad. Si produce ese 
efecto, si consigue que los espectadores vean injusticias donde antes 
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permanecían ciegos o indiferentes a ellas, es artísticamente excelente. 
Podemos estudiar la obras desde la perspectiva de cómo consigue el 
efecto que desea producir. No es ése, sin embargo, el modo principal 
en que se supone que nos debemos relacionar con ella. La obra 
pretende cambiar el modo en que sus espectadores ven el mundo. Ver 
el mundo como lugar de injusticias es ipso facto sentirse llamado a 
cambiarlo.    
 
 
 
 
 
 
              
 
               Pablo Picasso “ La nageuse” (1934). Carboncillo s/ lienzo 182 x 216 cm. 
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Pablo Picasso “Mujer sentada en un sillón gris”(1939). Oleo s/ lienzo 130 x 97cm. 
 
 
                                      
 
              Susan Rotenberg “ Indigo” (2008). Oleo s/ lienzo 161 x 121 cm. 
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Se proponen a continuación una serie de tablas con la intención de 
facilitar al alumno la lectura de la obra observada, tanto desde el 
punto de vista técnico y formal como también el conceptual. 
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PAUTAS PARA LA LECTURA DE UNA OBRA PICTORICA 
 
ASPECTOS FORMALES: 
 
Autor y título 
  
 
 
Fecha y situación 
Año de realización Ciudad, País Lugar de conservación 
actual 
   
 
 
Medio pictórico empleado  
Oleo Encaústica Acrílico Acuarela Pastel Carboncillo Grafito Bit 
electrónico
Otros 
materiales
          
 
 
Soporte 
Tela Madera Papel Bastidor 
grueso 
Bastidor 
sencillo 
Sin 
soporte 
físico 
Pantalla 
electrónica 
Otros 
soportes 
        
 
 
Medidas 
Con marco (alto x largo x ancho) cm. 
 
Sin marco (alto x largo x ancho) cm. 
  
 
 
PRESENTACIÓN 
 
Forma de presentación 
Frontal Instalación Suelo Techo Horizontal Vertical Colgado 
(hilos, 
colas…)  
Luz Otros
 
 
Enmarcación 
Marco Sin marco Cajas (material) otros 
    
 
 
Protección 
Cristal Plástico Sin protección otros 
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Otras observaciones 
 
Texturas 
Planas Empastes Transparencias Opacidad Brillo Otras 
      
 
 
 
ASPECTOS CONCEPTUALES: 
 
 
Lectura de lo observado  
Descripción objetiva  
Descripción subjetiva  
Fotográfico  
Fragmentario  
Abstracto  
Crítica social  
Irónico  
Feo  
Simbólico  
Provocador  
Crítica de género  
Es una serie  
Es una obra acabada  
Es un proceso más que una obra  
Otras  
 
 
 
Cambio que provoca en el espectador 
No provoca cambio  
Movimiento físico  
Acercamiento  
Alejamiento  
Desorientación  
Cuestiona  
Estados de duda  
Alegria  
Bienestar  
Angustia  
Verdad  
Seguridad  
Otros  
 
 
Identificación histórica 
Época histórica que la identifica Relación con otras épocas históricas 
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